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“Sur Real” es una colección de fotografías inspiradas en la estética surrealista de René 
Magritte y en el concepto de la no-narrativa (Wazarus, 2014). Mi primer objetivo en las fotos 
fue crear un mundo onírico en el cual mis personajes no poseen control del ambiente que los 
rodea y están en constante negación de la realidad. Se cubre directa e indirectamente el rostro 
de los personajes para privarles de una identidad reconocible y de esa manera el espectador 
pueda ponerse a sí mismo en la piel de mis personajes y plantearse cuáles sentimientos y 
emociones le remiten los escenarios que muestro. En esa línea, mi segundo objetivo fue 
generar una rica polisemia en el público, dado que el proyecto no está completo sin una 
interiorización y consecuente interpretación por parte de dicho público, quien va a ofrecer 
diferentes puntos de vista e interpretaciones sobre el significado de mis fotografías. No 
existen respuestas correctas e incorrectas. Solo respuestas. A lo largo del proceso de 
interiorización del proyecto he podido confirmar que logré generar interpretaciones y lecturas 
diversas, sin que dejaran de recoger la esencia de mi intención comunicativa inicial, que fue 
transmitir una emoción de tristeza vinculada a la soledad, el desasosiego, la falta de control 
o la atemporalidad. El modo en que quise expresar tal emoción está detallado en los capítulos 
2 (“Realización e intervención) y 3 (“Sustentación”). 
 
Como mi proyecto es de final abierto y no-narrativo, la comunicación no está completa hasta 
que mi trabajo es exhibido en galerías y espacios, donde el público receptor me cuenta de 
primera mano qué es lo que recibe de mis obras y por qué. Luego de varias exhibiciones en 
Lima, puedo concluir que no existen respuestas iguales entre los espectadores, pero sí 




plano personal-emocional, lo cual vuelve mucho más rica e íntima la experiencia de recibir 
sus apreciaciones sobre mi obra. 
 
Por ello, el público objetivo ideal de mi obra es aquel que no ha recibido información de 
antemano a la experiencia de visualizar mis fotos, aquel público que no tiene conocimiento 
sobre lo que está a punto de ver ni que haya tenido tiempo de generarse expectativas con 
respecto a las posibles lecturas que otras personas hayan tenido de mi obra, solo de esta 
manera se puede lograr una verdadera interiorización e interpretación de estas piezas, una 






1. PLAN Y PROCEDIMIENTO 
 
El proceso de creación de mi obra se divide principalmente en tres partes: la preproducción, 
la realización y la postproducción. 
 
En primer lugar, la preproducción de mis fotos se puede resumir en dos etapas: la ideación 
del concepto o mood inicial y su posterior plasmación al papel como bocetos de referencia. 
El fin de estos bocetos es ayudarme a previsualizar la composición de la imagen y la 
proporción de los elementos en el encuadre, así como seleccionar los materiales necesarios 
y tener una primera idea de las locaciones donde podrían tomar lugar mis fotos. Todo esto 








locación, no se pierda tiempo en la dirección de los modelos ni en la elección de materiales; 
sin embargo, no es definitivo y las condiciones en el momento de la producción pueden 
cambiar algunos aspectos de la fotografía final. 
 
En segundo lugar, está la realización. Luego de decidir la locación y conseguir a los modelos 
necesarios para la sesión, procedí a ejecutar las fotos de acuerdo a los bocetos. En las primeras 
fotos de la serie utilizaba más fotomontaje, por lo que tomaba más de una foto por 
composición, para luego procesarlas en el software de edición en un solo producto final. Sin 
embargo, a medida que realizaba más sesiones y pensaba en nuevas imágenes, mi proceso 
cambió y comencé a volverme más purista en mi fotografía, por lo cual en mis siguientes 
publicaciones dejé de lado el fotomontaje para que el producto final sea igual a lo que estuvo 
frente a mi cámara el día de la sesión de fotos. 
 
Por último, el proceso de edición y calibración de color se basó principalmente en la selección 
y posterior alteración de las imágenes. Utilicé herramientas digitales como Adobe Lightroom 
y Adobe Photoshop para dos objetivos puntuales: la primera me sirvió para el proceso de 
revelado, corrección de color y correcciones de lentes, así como para trabajar con la curva de 
tonos de cada imagen a mi conveniencia, pero siempre manteniendo los valores cercanos 
para que las imágenes puedan reconocerse como parte de un cuerpo de trabajo; la segunda 
me solucionó los problemas de montaje en un comienzo, pero después empecé a usarla más 
para el retoque de texturas y de fondos, añadir algún color más específico a la imagen y 
también para clonar ciertas partes de ella que quería remover. 
 
El contexto en el cual se desarrolla mi propuesta es en el de muestras fotográficas tanto en 
galerías como en espacios alternativos que buscan promover el arte y la autogestión. Esta 
decisión ha sido tomada debido a que en dichos lugares se puede lograr una retroalimentación 
por parte de la audiencia mucho más inmediata que mediante la publicación de dichas 
fotografías en formatos como redes sociales, en las cuales no puedo recibir apreciaciones de 





Mi obra no está terminada sin una interiorización e interpretación por parte de la persona que 
la aprecie y comente sus consideraciones. La autora Sandra Mustelier Ayala diferencia 
“gusto” y “apreciación artística” contraponiendo dichos términos como lo “emotivo” y lo 
“racional”. De esta manera, el gusto artístico “es un proceso psicológico/instantáneo, de 
carácter subjetivo, individual. Es emotivo y no racional en el que convergen: las experiencias 
de vida, la experiencia estética, los conocimientos adquiridos, la personalidad, los 
sentimientos, carácter y estados de ánimo, así como códigos socioculturales y factores 
medioambientales.” (Mustelier Ayala, S. 2015, Marzo 18) lo cual implica que para que una 
obra le guste al espectador no es necesario haber tenido estudios previos si no experiencias 
previas que le hayan hecho sentir y cuyas impresiones pueda reconocer en la pieza de arte. 
En otra instancia, la autora contrapone este término con el de “apreciación artística” que “va 
de la mano de la percepción, pero al mismo tiempo se independiza de ella porque no solo es 
un proceso emotivo-sensorial sino racional-conceptual.” (Mustelier Ayala, S. 2015, Marzo 
18) Por ende, es necesaria una educación o entrenamiento artístico previo para poder 
reconocer sus valores técnicos y de interpretación, más allá del gusto. La autora menciona 
que “Apreciar el arte es un proceso que va desde mirar, sentir, descodificar hasta analizar, 
comparar, sintetizar y emitir juicios de valor, con apoyatura de nuestra experiencia estética y 
conocimientos técnico/artísticos  de la historia del arte, del currículo del autor, y del contexto 
sociocultural de la obra.”(Mustelier Ayala, S. 2015, Marzo 18) Por lo que no basta con solo 
decir lo que no transmite esa obra, si no que ese juicio debe estar fundado en una experiencia 
previa, en un ojo y sensibilidad entrenados que no todo el mundo tiene. 
 
En el contexto de una exposición fotográfica es común que los asistentes busquen 
activamente saber cuál fue el mensaje que quiso emitir el autor con su obra, sin embargo, 
según Ayala (2015) esta no es la manera de apreciar una obra, al contrario, debemos alejar la 
mirada del creador y enfocarnos en el objeto artístico en sí, en el objeto que está lleno de 
sentido y tiene un valor por sí mismo. Ella menciona que deberíamos preguntarnos “¿qué me 
trasmite la obra, qué significado tienen para mí esas líneas, colores, luces y sombras, 
transparencias, texturas… Y es que estamos en condiciones de descodificar el lenguaje del 




somos capaces de interiorizar y rescatar el significado único que tiene esa obra para cada uno 







2. REALIZACIÓN E INTERVENCIÓN  
 
El enfoque principal que le di a mi proyecto fue crear, mediante la fotografía, mundos 
oníricos en los cuales los espectadores que vean mis imágenes puedan encarnar el cuerpo de 
mis personajes sin identidad y ponerse en su lugar. El principal fin de crear estos mundos 
oníricos es mostrar escenarios que no evidencien pertenecer a un momento específico en el 
tiempo, de esta manera se consigue desprender a los personajes de una parte de su identidad: 
la relacionada con el contexto temporal. Como ya se señaló previamente, todos los modelos 
que colaboraron conmigo para la producción de estas fotografías tienen el rostro tapado de 
forma directa o indirecta y eso me ayuda a que quien vea la obra no reconozca ninguna 
individualidad en la imagen y le sea fácil identificarse y al mismo tiempo identificar los 
sentimientos que despiertan en ellos o ellas mis obras. 
 
El proceso de reclutamiento de modelos fue relativamente sencillo: los modelos que forman 
parte de mi proyecto tienen alguna relación conmigo de forma directa, por lo que fue fácil 
preguntarles si podían ayudarme con este proyecto sin esperar retribución monetaria a 
cambio. Entre ellos están amigos de mi colegio y sus novias, amigas y amigos de la vida, 
exparejas, etc. 
 
El tratamiento durante cada sesión de fotos fue claro y directo; el hecho de contar con las 
fotos preboceteadas sirvió mucho en el momento de dirigir a los modelos, ya que las 
imágenes que había creado en el papel eran fácilmente entendibles por cualquiera que las 
vea. Por otro lado, el uso de trípode en todas mis fotos me ayudó a concentrarme en los 
elementos que se movían y que podía desplazar dentro de mi encuadre, sin necesidad de 
perder lo que ya había compuesto previamente. 
 
Utilicé mi Nikon d5300 con un lente 35 mm 1.8 y a veces, si el sujeto se encontraba muy 
distante de mi lente, utilizaba el de 50 mm 1.8 para aislarlo más del fondo. Un trípode simple 
se usó en el total de mis fotografías. Por otro lado, las locaciones fueron siempre en ambientes 




sensación de pérdida de control del sujeto sobre el entorno, para emitir aún más a 
sentimientos de soledad y desasosiego, así como sensaciones de atemporalidad en el espacio. 
 
Por otro lado, el acting que pedí a mis modelos mantuvo cierta similitud en todas las piezas. 
Mi principal dirección fue la de transmitir con su cuerpo, mediante imágenes contraídas y 
desnaturalizadas, una sensación de pérdida del control ante el espacio. En su mayoría, las 
poses tenían que denotar una clara negación del entorno, como si los personajes estuvieran 
en todos esos lugares contra su voluntad y se rehusaran a aceptarlo o si quiera enfrentarlo. 
En ese caso existe una doble negación: la primera se puede leer como la pérdida total de la 
visión al mundo exterior que tienen los personajes principales causada por las telas que 
cubren sus cabezas y la segunda se puede apreciar en el acting que mis modelos utilizan para 
expresar disconformidad con su ambiente. 
 
 





Finalmente, en la etapa de postprocesado busqué darles a mis imágenes un look bastante frío, 
con los blancos y los azules potenciados para que resalten de sus entornos mayoritariamente 
verdes o marrones. También busqué, mediante la manipulación de la curva de tonos, darle 
un aspecto más “lavado” en las zonas más oscuras, que remite a fotografías antiguas, lo cual 
se potenció con la aplicación de un fino grano que utilicé para incrementar ese efecto de foto 
analógica envejecida, esto con el fin de lograr una imagen que aparente tener lugar en 







Tuve innumerables motivaciones para comenzar este proyecto, tanto personales como 
profesionales; sin embargo, la principal causa por la que inicié este viaje fue por una 
necesidad interna de expresar lo que me pasaba en esa época de mi vida. En un periodo de 
tiempo sentí una tristeza tan grande que comencé a canalizar mi situación de forma más 
abstracta, transmutándola hacia escenas que podrían reflejar la manera en la que me veía. De 
esa forma, e inspirado por la pintura surrealista de Magritte, comencé a crear personajes 




“Les amants”, René Magritte (París, 1928), óleo sobre lienzo. 
 
Como autor, encuentro muchas referencias a la obra de dicho pintor surrealista en mis 




despoja a sus personajes de identidad me brindan esas sensaciones que de alguna manera 
busco también que se puedan sentir al ver mis obras por primera vez. Magritte escondía los 
rostros de sus retratados tras ciertos elementos físicos que añaden a la narrativa que él 
buscaba; por mi lado, en mis fotografías les cubro directamente los rostros a mis modelos 
para que no sean reconocidos y así el proceso de interiorización de mi obra pueda ser más 
directo y sencillo para el espectador. 
 
Uno de los conceptos más importantes que intenté aplicar en mis obras es el de la no-
narrativa, que “carece de una historia y de la estructura aristotélica” (Wazarus, 2014, p. 107). 
Es por tal razón que dichos personajes no narrativos no se encuentran ligados a la historia, 
debido a que no existe tal; por ello dichos personajes “no tienen una misión, ni se pueden 
catalogar según la función que tengan dentro de la ausente historia” (Wazarus, 2014, p. 108). 
El propio observador, a partir de los sentimientos expresados en mi fotografía, es quien 
termina de construir el mensaje. Se pueden abrir múltiples lecturas de las fotografías sin que 
ello entre en contradicción con la intención de comunicar emociones que he descrito en 
párrafos previos. 
 
Es importante recalcar que es en este momento de la experiencia que mi obra habla más a 
cada individuo que la ve por separado que al cúmulo de personas sin individualidad, “ Lo 
que sabemos o lo que creemos afecta el modo en que vemos las cosas” (John Berger, 
Barelona, 2012) y en este sentido es que cada interpretación posible a mis fotografías va a 
depender casi por completo al mundo interno y experiencias que conformen la cosmovisión 
del espectador. No existen lecturas iguales pero sí sentimientos universales, es por esto que 
quien se pare al frente de una de las piezas de esta serie va a conseguir anclarse de alguna de 
estas emociones y, combinándola con lo que él o ella conoce e interpreta de la realidad, 
elaborará una lectura única y solo aplicable a esa persona, pero que es verdad para ella y es 











René Magritte utilizaba tanto el recurso de la imagen creada como también la de un texto en 
el título para dirigir la atención del espectador por donde él buscaba que esta fuera, guiando 
o desviando su interpretación según lo deseaba.  Aplico este concepto en mi obra mediante 
la ausencia de información previa externa a mis piezas: descripciones, títulos, anotaciones, 
etc. De esa forma, el espectador se enfrenta a una fotografía de la cual tiene que extraer todo 
el significado que pueda para darle sentido y buscar una narrativa que una al resto de obras. 
Lo que busco es que cada persona que vea mis obras pueda darle un significado propio, único 
y en el mejor de los casos irrepetible, pues quien vea e interiorice mis fotos va a tratar de 
explicar desde su experiencia, también única e irrepetible, lo que le transmite la imagen y 
todo a lo que le remite. Es por eso que mi obra no está completa sin una explicación por parte 
del público sobre qué es lo que las piezas le comunican y por qué. Las respuestas que recibo 
son variadas, y siempre remiten al mundo interno y las experiencias pasadas de quien las 
observa. Y aun así, se puede interpretar una línea de sentido que cubre la mayor parte de 
lecturas que he recibido, y que están alineadas con mi intención principal. 
 
A su vez, la obra fotográfica de Francesca Woodman también sirvió de inspiración para 
realiza mi proyecto. Si bien ella se caracterizó por usar principalmente el autorretrato en sus 
obras, es su manera de ver la relación del sujeto con el espacio que le rodea y el aura de 






Francesca Woodman: House #3, Providence, Rhode Island, 1976 
 
En sus fotografías Woodman utiliza el cuerpo como principal elemento expresivo, así como 
también elementos del espacio que de alguna manera reflejan lo que siente dicho cuerpo 
fotografiado. Es la sinergia entre la posición corporal de los sujetos y los fondos ruinosos en 
los que se desenvuelven el principal punto de significación de las imágenes de Woodman. 
Muchas veces los rostros de sus sujetos (su propio rostro) aparecen borrosos u ocultos ya sea 
voluntariamente o no, esto tiene un rol fundamental en la significación que se puede recoger 
de sus obras: los sujetos están en constante negación del mundo que les rodea, no desean o 





Space2, Providence, Rhode Island, 1975-1976 
 
Autores surrealistas tenían como motivación un “deseo de liberar la mente inconsciente” 
(Lewis, 2017, p.62) mediante la experimentación de sus obras. Es por esto que vieron en la 
automaticidad y velocidad con la que la fotografía podía captar y reproducir la realidad una 
oportunidad creativa que no ofrecía otro formato. “El convencimiento de que la fotografía 
era expresión del subconsciente otorgó a esta un lugar preeminente en el surrealismo” (Lewis, 
2017, p.62) lo cual llevó a diversos fotógrafos a experimentar los límites de la percepción e 




Un autor que también ha influenciado mi trabajo es Man Ray, quien mediante imágenes 
oníricas presenta un mundo ajeno al nuestro y lleno de significación. En su obra “Anatomies-
Neck” podemos apreciar principalmente un cuello estirado cuya cabeza sale solo como un 
indicio. No podemos llegar a apreciar el rostro que carga este cuello, lo cual carga a la imagen 
de muchas posibles lecturas. En esta fotografía es el cuello el protagonista, no el rostro y si 
bien sabemos que debe existir una cara que no se nos es mostrada en la imagen, podemos ver 
que el cuello carga el peso de la identidad de este sujeto sin lugar a dudas. El cuerpo se 






Man Ray - “Anatomies-Neck”, 1930 
 
Si buscamos en nuestros tiempos, un fotógrafo contemporáneo que realiza un trabajo que va 
por una línea similar a la mía es Christopher McKenney de Estados Unidos. McKenney 
utiliza la técnica de no mostrar rostros en sus fotografías para potenciar su mensaje. En su 
proyecto, crea un mundo que no cumple las reglas del nuestro y busca infundir en el 
espectador un terror y una melancolía que cubren la totalidad de sus piezas. McKenney crea 




En su obra, Christopher McKenney toca temas diversos que van desde la religión, el aborto, 
el patriotismo, la pedofilia, el suicidio, entre otros, y cubre a todas sus fotografías con un aura 
espeluznante y de desasosiego. En su técnica, podemos apreciar que este autor no tiene 
problemas en aplicar montaje fotográfico en la gran variedad de sus obras, una cualidad de 
la cual me he alejado, en pro de una estética menos artificial y más analógica. 
 
 
Christopher Mckenney - “Sín título”, 2017 
 
“Sin embargo, aunque todo imágenes encarna un modo de ver, nuestra percepción o 
apreciación de una imagen depende también de nuestro propio modo de ver.” (John Berger, 
Barcelona, 2012). Luego de leer esta frase comprendí que no lograba nada solo quedándome 




en distintos ambientes donde acudía gente que se sentía atraída hacia su significado. Por otro 
lado también consideré al momento de elaborar este proyecto el de realizar preguntas sobre 
qué lecturas posibles podrían ofrecerme aquellos quienes miraban mis fotografías. Al 
momento de recoger las apreciaciones de personas que ven la obra, se elaboró una encuesta 
cualitativa (ver anexo), donde se elaboraron preguntas sobre su apreciación del proyecto. Se 
recibieron comentarios heterogéneos cuando los espectadores intentan explicar qué es lo que 
ven en mis fotografías: “Escenas dramáticas en el anonimato”, “alguien (que) siente 
preocupación por algo”, “gente está siendo atormentada por su interior”, “una muestra de que 
no es necesario ver con los ojos para sentir la realidad”, “las personas están atrapadas en un 
espacio donde no desean estar o tal vez no se han atrevido a estar”, entre otros. Estos 
comentarios demuestran la diversidad de interpretaciones que puede tener la sola acción de 
interpretar las piezas. 
 
Por otro lado, también curioso de saber qué emociones o sensaciones despiertan mis 
imágenes, recibí comentarios como: “Me recuerdan a momentos de angustia e introspección 
en mi vida; momentos en los que mi yo interior quiere gritar en situaciones difíciles”, “me 
traen recuerdos de una película de terror”, “(me recuerdan) a una relación amorosa”, “...a 
opresión contra el género, opinión, persona, posición”, “me recuerdan a algún sueño”. Como 
podemos ver, estas personas han visto las mismas fotografías y han emitido valoraciones 
completamente diferentes de lo que estas imágenes despiertan en ellas; lo cual demuestra 
que, más allá de alguna intención que yo haya tenido para comunicar, mis fotografías tienen 
un valor comunicacional por sí solas y no necesitan de una explicación por parte del autor 
para cobrar sentido para el lector. 
 
Asimismo, se realizó la pregunta: “¿Qué piensas que buscó comunicar el autor con estas 
piezas?”, de la cual se registraron diferentes interpretaciones: desde lecturas más orientadas 
al mundo interno del autor (“Me parece que está tratando de exteriorizar una ansiedad”), 
como también algunos comentarios políticos (“Pienso que quiso dar un mensaje de despertar 
al público, de dar libertad a las personas y dejar ser, libre de opinión y decisión propia”) y 
apreciaciones sobre sentimientos universales (“creo que busca comunicar ese sentimiento de 





Barthes mencionaba que “cualquier índice visual me comunica algo, por medio de un 
impulso más o menos ciego, basándose en sistemas de convenciones o en un sistema de 
experiencias aprendidas” (Eco, 2011, p. 219), las cuales son las que, dentro del mundo del 
espectador —el “lector”, como refiere el mismo Barthes—, configuran el significado de la 
obra en sí independientemente de cualquier preámbulo o información previa que pueda 
intentar dar un sentido a la pieza. 
 
En las palabras de Barthes: “Hoy en día sabemos que un texto no está constituido por una 
fila de palabras de las que se desprende un único sentido […] sino por un espacio de múltiples 
dimensiones en el que se concuerdan y se contrastan diversas escrituras, ninguna de las cuales 
es la original” (Hogar donde existir, 2017). 
 
Es importante dejar de lado las intenciones previas del autor al momento de analizar su obra 
artística, pues esta tiene un valor por sí misma, por lo que merece ser interpretada como 
objeto y significante único. Si es que el lector, sin información previa logra articular una 
lectura que se asemeje a la intención del autor, entonces se ha completado el proceso 
comunicativo. El mismo Roland Barthes mencionaba, en su ensayo “La muerte del autor”, 
que esta separación no es algo reciente, “siempre ha sido así, sin duda: en cuanto un hecho 
pasa a ser relatado, […] se produce esa ruptura, la voz pierde su origen, el autor entra en su 
propia muerte, comienza la escritura” (Barthes, 2009 [1968], p. 1). Esto se debe a que, en el 
momento de comenzar a crear una pieza, esta empieza a cobrar sentido por sí misma y la 
fuerza que la crea no es más que el “genio detrás de la obra”, pues este se vuelve ejecutor; 
según Barthes, “la escritura es la destrucción de toda voz, de todo origen”. 
 
La idea de autor se resaltó en la modernidad: “[…] el autor es un personaje moderno, 
producido indudablemente por nuestra sociedad, […] descubre el prestigio del individuo o 
dicho de manera más noble, de la ‘persona humana’. Es lógico, por lo tanto, que en materia 
de la literatura sea el positivismo, resumen y resultado de la ideología capitalista, el que haya 
concedido la máxima importancia a la ‘persona’ del autor” (Barthes, 2009[1968], p. 2). Y es 




importancia a la propia interpretación que este tiene de su obra y calificar cualquiera que no 
se le parezca de no válida. 
 
Desde mi punto de vista, es el primer momento en que el espectador recibe la pieza y la 
analiza sin ningún tipo de conocimiento previo cuando puede emitir un juicio más real sobre 
su apreciación a la obra de arte.  
 
La obra tiene un valor único, no por el hecho de que la sensibilidad del autor deba ser 
desprestigiada, sino por la propiedad misma que tiene: la de poder expresar y significar por 
su propia cuenta. Volviendo a Barthes, “el escritor moderno nace a la vez que su texto; no 
está provisto en absoluto de un ser que preceda o exceda su escritura […]; no existe otro 
tiempo que el de la enunciación, y todo texto está escrito eternamente aquí y ahora” (Barthes, 
2009 [1968], p. 3). Esto quiere decir que mis fotografías pueden contener significados ajenos 
a los que pude haberles querido otorgar en el momento de su concepción (es decir mi 
intención) y que aun así son inherentes a ellas. Solo hace falta de un lector que pueda 
encontrarle esas lecturas para que sean verdad. Como dijo Barthes: “[…] la unidad de un 





Fotografía tomada en Lima el año 2015. 
 
Esto se refuerza con otra cita de Barthes: “[…] el nacimiento del lector se paga con la muerte 
del autor” (Hogar donde existir, 2017). Desde mi punto de vista, las obras hablan por sí solas: 
forman parte y están constituidas por un lenguaje que, si bien puede ser interpretado de 
diferentes maneras, tiene la capacidad de comunicar un amplio abanico de posibilidades y no 
necesariamente solo lo que el autor pudo proponer. Como dice Barthes: “Darle a un texto un 
Autor es imponerle un seguro, proveerlo de un significado último, cerrar la escritura” 
(Barthes, 2009 [1968], p. 4). 
 
Existe una probabilidad muy grande de que cada lector de determinada obra le dé una lectura 




cuales cada uno puede provenir. Según Rivera, “cada usuario tiene una concreta situación 
existencial, una sensibilidad particularmente condicionada: determinada cultura, gustos 
prejuicios personales, de modo que la comprensión de la forma originaria se lleva a cabo 
según determinada perspectiva individual. En tal sentido, una obra de arte forma completa y 
cerrada, es asimismo, abierta; probabilidad de ser interpretada de muchas maneras” (2016).  
 
Para Eco, esta condición “expresa la posibilidad de un hombre abierto a una renovación 
continua de los propios esquemas de vida y conocimiento, productivamente comprometido 
en un progreso de las propias facultades de los propios horizontes” (Rivera, 2016). En ese 
sentido, el arte no cumple la función de darle un sentido único a la realidad, sino todo lo 
contrario: se convierte en una posibilidad de reinterpretar y reanalizar, con nuevas miradas 
constantes, el mundo que nos rodea, plantea la posibilidad de un ser humano lector sujeto a 








A lo largo de mi carrera como fotógrafo y sobre todo a partir de mis primeras muestras con 
esta obra, he recibido diferentes reconocimientos que me motivaron a seguir en esta carrera 
y buscar nuevas fuentes de inspiración. 
 
Mi proyecto “Sur Real”, entre otros cuerpos de trabajo, se mostró en diferentes galerías y 
casas culturales en Lima en el marco de exposiciones colectivas o ferias de arte 
independiente. La más importante fue la muestra colectiva “Contracorriente”, curada por 
Carlos Caamaño, en la que participé junto a fotógrafos peruanos de alto reconocimiento, 
como Hans Stoll, Morfi Jiménez, Mafe García, Carolina Cardich, entre otros. Una de las 
fotografías de mi serie fue la portada del afiche promocional, lo cual me dio bastante 
exposición. Gracias a esta muestra, la revista peruana Caretas publicó una nota sobre la 
exhibición en la que resaltó mi serie fotográfica y su relación con la no-narrativa (Neira, 
2018). 
 
Por otro lado, una de las mayores satisfacciones que me dio mi obra hasta este momento fue 
poder escuchar lo que diferentes personas pudieron rescatar e interpretar de lo que ven dentro 
de mis fotos. Gente de diferentes lugares y edades me brindaron explicaciones y reacciones 
tan diferentes y únicas, pero que al mismo tiempo me ayudaron a encontrar una parte de mí 
en cada de una de esas interpretaciones. Esta experiencia pudo ser posible gracias a la 
aplicación de la no-narrativa en la presentación de las imágenes que los espectadores 
recibieron, las cuales me ayudaron a darme cuenta de que es preciso hablar de un imaginario 
colectivo que nos conecta mediante sentimientos y sensaciones que nacen de diferentes 




Personalmente siento que mi obra se diferencia de la de otros fotógrafos que también abordan 




directamente a las obras de autores surrealistas como Magritte, pues uso ciertos elementos y 
escenarios reconocibles del imaginario surrealista más clásico y pictorialista. 
 
El principal y más importante aporte que brinda mi obra es invitar al espectador a cuestionar 
qué es lo que está viendo en mis imágenes. Al no brindar un título o información previa sobre 
mis obras el lector cumple un rol fundamental en brindar sentido a la pieza visual a la que se 
enfrenta, abierta para que construya su propia lectura. De esta manera entran en cuestión 
apreciaciones profundas que vienen de la cosmovisión y entrenamiento visual previos que 
haya tenido quien ve mis obras. 
 
Uno de los comentarios que más he recibido y que me ha sorprendido en mayor medida 
consiste en que los espectadores sienten que ven pinturas y no fotografías. Esta apreciación 
que me es continuamente expresada cuando muestro a una nueva persona mis obras 
enmarcadas me causa gran satisfacción. Así, abren un nuevo nivel de significación a partir 
del modo en que se presenta el formato. 
 
Las lecturas diferentes que he podido apreciar tanto en la encuesta, la visita guiada como en 
conversaciones me nutre tanto a mí como creador como a mi obra. El autor cumple un papel 
importante al intentar transmitir su emoción, pero lo más trascendente es el rol del lector 
como alguien que además de descifrar dicha emoción identifica sentidos que van más allá de 
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1. FICHA TÉCNICA DE LA ENCUESTA 
 
a. Objetivo de la encuesta: Obtener información sobre la opinión sobre el proyecto y 
su percepción. 
b. Diseño muestral 
i.Universo: Compuesto por hombres y mujeres mayores de edad residentes de Lima, de edades 
entre los 18 a 50 años. 
ii.Tamaño de la Muestra: Conformada por 16 personas elegidas en forma aleatoria. 
c. Trabajo de campo  
 .Instrumento de recolección de datos: Se diseñó un cuestionario estandarizado 
con preguntas abiertas para aplicarlas en una entrevista cara a cara entre el 
encuestador y el encuestado. (Ver el punto 2).  
i.Técnica de investigación: Técnica de encuestas por muestreo. 
 
2. COMENTARIOS Y APRECIACIONES SOBRE EL PROYECTO 
 
A continuación, cada pregunta acompañada de las respuestas que los encuestados 
contestaron: 
 
• Pregunta 1: ¿Qué es lo que está pasando en las imágenes? 
 
o Respuestas: 
▪ Escenas dramáticas en el anonimato. 
▪ Alguien siente preocupación por algo, no puede verlo. 
▪ Es una representación de retratos. 
▪ Las personas están atrapadas en un espacio donde no desean estar o tal vez no se 
han atrevido a estar. 





▪ Se ve a una persona que está presa de sí misma o de la sociedad. 
▪ Hay personas o parte de ellas. Tienen el rostro cubierto. A veces están solas, a veces 
acompañadas. Están en espacios naturales. Sufren. 
▪ La vida se esconde. 
▪ Personas con el rostro cubierto. 
▪ Gente está siendo atormentada por su interior. Escape. 
▪ Son situaciones irreales (oníricas), pero que guardan relación entre sí. 
▪ Una muestra de que no es necesario ver con los ojos para sentir la realidad. 
▪ Mundo interior, no ver la realidad. 
 
• Pregunta 2: ¿Las imágenes que acabas de ver te recuerdan a algo que hayas visto o 




▪ Sí, me recuerdan a momentos de angustia e introspección en mi vida; momentos en 
los que mi yo interior quiere gritar en situaciones difíciles. 
▪ Un problema, una situación difícil de la que no puedo salir. 
▪ A algunas pinturas por la estética y por el claro oscuro, pero sobre todo por el valor 
tonal de las fotografías. 
▪ Sí, me traen recuerdos de una película de terror. 
▪ Sí, a una relación amorosa. 
▪ Miedos internos. 
▪ El día a día, la opresión contra el género, opinión, persona, posición. 
▪ Me recuerdan a los cuadros de Magritte. Me recuerdan a algún sueño. 
▪ Pesadillas o experiencias surreales / fantasía. 
▪ No me recuerda algo. 
▪ Tal vez a sueños. 
▪ Sí, a la incertidumbre de salir de algún lado. 






• Pregunta 3: ¿Qué sensaciones te transmiten las imágenes? 
 
o Respuestas: 
▪ Muchas de ellas denotan emociones, como desesperación, soledad y nostalgia, así 
como introspección; emociones que son fácilmente vinculadas con la vida 
cotidiana. 
▪ Preocupación, angustia, tensión. 
▪ Tranquilidad y pasión, en ese orden. 
▪ Soledad, miedo, desesperación. 
▪ Impresión y propuesta atractiva. 
▪ Fuerza de voluntad. 
▪ Reaccionar ante estas opresiones. 
▪ Soledad. Tristeza. Sufrimiento. Pero no como algo desagradable. 
▪ Incertidumbre. 
▪ Melancolía, miedo, desesperación, tristeza. 
▪ Descubrir el mundo externo. 
▪ Curiosidad e incomodidad. 
▪ Agonía, desesperación, ahogamiento. 
▪ Sensación de desesperación y ansiedad, sobre todo. 
▪ Que no solo con ver se pueden transmitir sensaciones. 
▪ Soledad, tristeza, indiferencia. 
▪  
• Pregunta 4: Describe qué es lo que piensas que buscó comunicar el autor al 
momento de crear dichas imágenes. 
 
o Respuestas: 
▪ Justamente, creo que busca comunicar ese sentimiento de liberación frustrada 





▪ Una serie de testimonios anónimos de expresiones, sentimientos, etc., en forma de 
retratos. 
▪ Yo siento que a través de esas imágenes se intentó transmitir el miedo que siente 
una persona cuando se enfrenta a lo que no conoce, a lo que no puede ver, a un 
futuro incierto. 
▪ Crear un escenario paradójico no muy lejos de la realidad. 
▪ Salir de tu zona de confort. 
▪ Pienso que quiso dar un mensaje de despertar al público, de dar libertad a las 
personas y dejar ser, libre de opinión y decisión propia. 
▪ Siento que buscó transmitir las emociones antes presentadas (soledad, tristeza, 
sufrimiento, búsqueda); pero, al ver los rostros cubiertos, puedo sentirme 
identificada. Y, por el ambiente natural en la que se desarrolla, me hace pensar que 
estas emociones o sentimientos son algo natural, algo que es parte de la vida, algo 
de lo que no deberíamos tener tanto miedo. 
▪ Intriga. 
▪ Ansiedad o dolor. 
▪ Las personas no vemos todo el mundo a nuestro alrededor, hay momentos que no 
sabemos qué va a suceder. 
▪ Buscó comunicar ciertos sentimientos de incomodidad con la intención de que el 
espectador desarrolle sus interpretaciones. 
▪ La incertidumbre de estar asfixiado en un mismo lugar. 
▪ Me parece que está tratando de exteriorizar una ansiedad, o algo así. Una emoción 
muy personal, un conflicto. 
▪ El sentir que puede tener una persona que carece de la visión. 
▪ Que cada persona busca su lado interior su mundo propio a veces sin ver la realidad. 
 
• Pregunta 5: Nombre, edad y profesión 
 
o Respuestas: 
▪ Pedro, 23, fotógrafo documental. 




▪ María Lucianna Aguilar, 29, artista plástica. 
▪ Karla, 23, comunicadora. 
▪ André, 23, diseñador digital. 
▪ Diego, 23, diseñador. 
▪ Luis Eduardo, 24, negocios internacionales. 
▪ Camila Sánchez Torres, 20, actriz. 
▪ Renato Távara, 23, administrador. 
▪ Lawrence, 26, comunicador. 
▪ Ricardo, 42, contador. 
▪ Gonzalo, 24, comunicador. 
▪ Sebastian, 22, comunicaciones. 
▪ Dante Pineda, 42, fotógrafo/docente. 
▪ Johnny Tafur, 48, técnico electrónico. 
▪ Janet, 41, sistemas. 
 


























































5) FOTOS DE EXPOSICIONES PREVIAS 
 






“Primera colección”, organizada por el colectivo “Colección de artistas”, del 16 hasta el 23 

















Feria Bagre II: Juan Wauters en Lima. Concierto con exposición colectiva independiente de 






Contracorriente: muestra colectiva en la Galería de la Universidad de Lima, del 17 de mayo 












6) VIDEOS DE ENTREVISTAS POR MI OBRA 
 
Por alumnos de la Universidad de Lima: 
https://drive.google.com/open?id=1yCSFZEsuoiop7WQABe5DbXvrEoRLatlj 
 
Por el Centro Cultural de la Universidad de Lima: 
https://www.facebook.com/centroculturalulima/videos/2217900678238027/ 
 
